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INTRODUCCIÓN 
Hacia la primera década del siglo XX, el cine, que ya contaba con quince años, abandonó su modo de 
representación primitiva basado en la narración por medio de la acumulación de sucesivos cuadros autónomos, 
en la frontalidad de lo representado y en los planos generales, para entrar en una nueva etapa. El nacimiento 
de una nación, rodada en 1915 por el norteamericano David Griffith, marcó el inicio de un modelo narrativo 
clásico inspirado en la causalidad narrativa propia del naturalismo literario del siglo XX y en ciertos recursos, 
que darían nacimiento a la gran industria cinematográfica estadounidense. 
Sin embargo, al igual que todo lo que podía ser considerado como modelo o clásico, pronto sería puesto en 
cuestión desde Europa por artistas que provenían de otras expresiones estéticas. Hacia los años veinte las 
vanguardias artísticas, como ya lo habían hecho con la pintura y la literatura, asumieron la oposición al arte 
oficial y sus convenciones expresivas y se convirtieron en el movimiento cinematográfico alternativo. 
En general, los cineastas de vanguardia provenían de la pintura y consideraron al cine una extensión de ésta. 
La imagen pasó a ser el aspecto principal de la narración. En su mayoría, el cine vanguardista experimentaba 
recursos y técnicas, sosteniendo el ritmo visual como principio, tanto para el montaje como para las escalas de 
los objetos o el tiempo de duración de los planos. Además, utilizaba estudiadas técnicas de composición y 
numerosos usos de las cámaras: ángulos inusuales, efectos ópticos, distintas velocidades de filmación,… Las 
vanguardias intentaban descartar la visión tradicional y enseñar nuevas maneras de mirar. 
El Dadaísmo, nacido en Zurich en 1916, de la mano del poeta Tristán Tzara, se había instalado en París en los 
años veinte. El cinematógrafo se presentaba como un arma ideal para el ánimo de destrucción iconoclasta de 
Dadá y los artistas se lanzaron en busca de nuevas técnicas. En 1923, el fotógrafo y pintor Man Ray dio 
nacimiento al primer film del movimiento: El retorno a la razón, presentada por Tzara el 7 de julio de 1923 en 
París. Nacía el Surrealismo y se precipitaba la disolución de Dadá. La obra no le gustó al público, que produjo un 
gran escándalo en la sala, cumpliendo por tanto con los fines buscados por los dadaístas. 
En 1924 el pintor Francis Picabia, ayudado por el cineasta René Clair y el compositor Erik Satié, concluyó 
Entreacto, imágenes sin sentido se mezclaban en el celuloide con extrañas escenas protagonizadas por varios 
integrantes de Dadá. 
Las creaciones dadaístas continuaban con Anemic cinéma, del pintor Marcel Duchamp en colaboración con 
Man Ray, un interminable desfile de círculos realizados mediante el uso de una plataforma giratoria 
semiesférica que movía figuras con palabras escritas, produciendo ilusiones gráficas y juegos lingüísticos. En 
esta película se encontraban ya elementos surrealistas, a pesar de que se toma el “Manifiesto del Surrealismo” 
de Bretón (1924) como inicio del movimiento. Era difícil determinar el momento del paso del Dadaísmo al 
Surrealismo, incluso en el cine, puesto que ambos tienen continuidad entre sí y se opusieron con igual energía 
a las normas del cine convencional. 
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EL SURREALISMO EN EL CINE 
A pesar de estos inicios, quienes realmente desarrollaron un cine plenamente surrealista fueron los dos 
jóvenes artistas, Luis Buñuel y Salvador Dalí. Ambos eran buenos amigos, pues habían compartido sus 
inquietudes artísticas en la madrileña Residencia de Estudiantes, núcleo del regeneracionismo cultural en la 
España de los años veinte. En un primer momento, Buñuel y Dalí hicieron pública su cinefilia en una revista, La 
Gaceta Literaria (1927-1931), dondeasimismo colaboraron Guillermo de Torre, Benjamín Jarnés, Rafael Alberti 
y otros jóvenes intelectuales. 
Aficionados a combinar la tradición barroca española y los nuevos modelos de la vanguardia, los dos 
compañeros acabaron viajando a París con el propósito de vivir su nueva peripecia artística. 
Sus modelos eran escasos. Las primeras referencias a lo que podría considerarse Surrealismo 
cinematográfico estaban vinculadas al experimentalismo formal: Rhythmus 21 (1921), de Hans Richter; 
Entreacto (1924), de René Clair y Francis Picabia y La coquille et le clergyman (1928), de Germaine Dulac. 
UN PERRO ANDALUZ, NACIMIENTO DEL CINE SURREALISTA 
Sin embargo, dando un paso más lejos, Buñuel y Dalí escribieron el guion de Un perro andaluz (1928), 
película que se presenta como paradigma de la corriente establecida por Bretón. De escasos 17 minutos de 
duración, fue estrenada comercialmente en septiembre de 1929 en el Estudio 28 de París, acompañada por 
melodías de Wagner y tangos argentinos. Buñuel se tuvo que deshacer de las piedras que tenía preparadas 
para arrojárselas al público en el caso de que la proyección no tuviera aceptación: “Me había puesto unas 
piedras en el bolsillo, para tirárselas al público si la película era un fracaso. No necesité las piedras. Cuando 
terminó la película, desde detrás de la pantalla, oí grandes aplausos y, discretamente, me deshice de mis 
proyectiles, dejándolos caer al suelo.” Desde una atmósfera onírica y perversa, el film rodado por los dos 
amigos carecía de criterios prefijados en su estructura. Además, siguiendo el método psicoanalítico, Buñuel y 
Dalí tomaron la regla de la asociación libre, que en este caso produce en el espectador un desasosiego, un 
desconcierto. En relación con los principios surrealistas, esta película es provocativa, asalta al espectador con 
imágenes insólitas y posee muchos elementos ilógicos, muy impresionables, incluso violentos. También hay 
secuencias irreales o inimaginables. Se juega con los sueños, con la imaginación, presenta fusión y 
superposición de imágenes. Se mezcla la violencia de un acoso sexual con la imaginación de un personaje y se 
superponen a la vez figuras.  Como se propusieron Buñuel y Dalí, no se puede encontrar un sentido en la 
historia de la película, los personajes aparecen en cualquier lugar, a veces salen de una determinada escena y 
aparecen en otra totalmente diferente (por ejemplo un personaje abre la puerta de la cocina y sale a una playa, 
o al mar). Como el propio Buñuel explicó: "Adoro los sueños, aunque mis sueños sean pesadillas y esas sean la 
más de las veces, están sembrado de obstáculos que conozco y reconozco pero me es igual. Esta locura por los 
sueños, por el placer de soñar, que nunca he tratado de explicar es una de las inclinaciones profundas que me 
han acercado al Surrealismo. Un perro andaluz nació en la convergencia de uno de mis sueños con un sueño de 
Dalí. […] yo le conté un sueño que había tenido poco antes, en el que una nube desflecada cortaba la luna y una 
cuchilla de afeitar hendía un ojo. Él, a su vez me dijo que la noche anterior había visto en sueños una mano 
llena de hormigas y añadió: - "¿Y si, partiendo de esto, hiciéramos una película?". Pronto nos pusimos manos a 
la obra siguiendo una regla adoptada de común acuerdo: no aceptar idea ni imagen alguna que pudiera dar 
lugar a una explicación racional, psicológica o cultural. Abrir todas las puertas a lo irracional. No admitir más 
que las imágenes que nos impresionaran, sin tratar de averiguar por qué".   
En un sentido amplio, Un perro andaluz combina el humor con la provocación moral, y relaciona 
estrechamente la sexualidad humana y la decadencia biológica que conduce a la muerte. 
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Al año siguiente del estreno de esta obra, en 1929 la llegada del cine sonoro marcaba el final de una etapa, la 
edad de oro del cine de vanguardia. 
LA EDAD DE ORO 
Tras el éxito de la película, Dalí y Buñuel comenzaron a rodar La edad de oro, ya en el período sonoro, punto 
máximo del Surrealismo cinematográfico. En ella continuó la ruptura de la narración lineal clásica pero también 
acentuaba la crítica contra la técnica minuciosa de los comienzos de las vanguardias. Las imágenes se suceden 
sin una conexión lógica. De un documental sobre escorpiones se pasaba a una mansión de la alta sociedad, 
donde los invitados se divertían con el asesinato de un niño por su padre o a los intentos amorosos y 
desesperados de un hombre y una mujer. En la película, se ridiculiza la clase burguesa y sus costumbres (por 
ejemplo, introduciendo una vaca en la habitación de la hija del marqués o cuando una carreta llena de obreros 
interrumpe una reunión), la religión católica… Utiliza la violencia como procedimiento surrealista: por ejemplo, 
cuando un personaje golpea a un ciego y a una mujer o cuando un padre dispara y mata a su hijo. Los 
personajes actúan de forma inesperada, inimaginable para el espectador. Al público no le gustó la película. Y, 
aunque tras su estreno en el Estudio 28, en noviembre de 1930, se proyectó seis días consiguiendo llenar la 
sala, jóvenes de la Liga Antijudía y la Liga Patriótica atacaron el cine destrozando los cuadros de la exposición 
surrealista que se realizaba en el vestíbulo y lanzaron bombas contra la pantalla. La prensa de derecha apoyó 
estas acciones y la película fue prohibida una semana más tarde, censura que duraría 50 años. 
Aunque esta película ampliaba los márgenes del universo surrealista creado en el título precedente, también 
supuso el distanciamiento personal de Dalí y Buñuel. 
EL CINE BUÑUELIANO 
Después de su separación, Buñuel continuó dedicado a la cinematografía, dejando a sus admiradores un 
legado de primer orden, donde hallamos películas que prolongan el movimiento surrealista. En todas ellas, 
encontramos muchos elementos que son el resultado de su trayectoria vital. Partimos de las estancias durante 
su infancia y adolescencia en su pueblo natal: Calanda. Este pueblo de la provincia de Teruel se encontraba, 
durante los primeros años del siglo XX, enclavado en una tierra fértil pero también pobre, subdesarrollada, de 
la España profunda. Desde la libertad de las vacaciones de Semana Santa y el verano, Buñuel se encontró con 
los insectos, la pobreza, la muerte (sobre todo en la visión de los burros muertos), el despertad de su 
sexualidad (con revistas “eróticas” como La hoja de parra o K.D.T.), el sentimiento de pecado, la sumisión de 
los campesinos a los señores, los pobres, la limosna… Todas estas experiencias y recuerdos del paupérrimo 
pueblecito del Bajo Aragón marcaron para siempre su vida y, por ende, su cine. Pero su vida en Zaragoza dejó 
huella en su existencia y su arte. Por un lado, de la estancia en el colegio jesuita al que asistía, el cineasta 
siempre recordó las misas, los rosarios, la disciplina, el latín, la vida de los santos, el silencio y el frío. Pero 
además, en Zaragoza, Buñuel vio su primer concierto, asistió al teatro, disfrutó de sus primeras fiestas, perdió 
la virginidad en un prostíbulo, perdió la fe y entró por primera vez en un cine. Sin embargo, lo que realmente 
marcó su cine, como asegura el cineasta, fue su estancia en Madrid, en la Residencia de Estudiantes: “Mis 
recuerdos de aquella época son tan ricos y vívidos, que puedo asegurar sin temor a equivocarme, que, de no 
haber pasado por la Residencia, mi vida hubiera sido muy diferente.” Y suponemos que su cine, también. 
Los principales elementos de los que hablamos y que inundarán todas sus películas son: 
La libertad: según Cesarman, el tema central del cine buñueliano es la ausencia de libertad en el ser 
humano: “En contra de lo que se piensa comúnmente sobre la libertad que Buñuel maneja en sus películas y 
hace vivir a sus personajes, la libertad no existe ni para sus héroes y heroínas, ni para él mismo como 
realizador: Buñuel condena a sus espectadores a asistir siempre a ver la misma película, mejor hecha, mejor 
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actuada, un poco más libre, pero de cualquier manera la misma.” La libertad se encontrará en los sueños, en las 
ensoñaciones, en la imaginación, en la cual el personaje puede “vivir” y recrear aquello que en la vida real no 
puede realizar. Un ejemplo se puede ver en Ensayo de un crimen, donde el protagonista no consigue realizar 
sus deseos macabros. 
La crítica del mundo burgués: suponemos que el estar rodeado, desde pequeño, por un mundo material y 
acomodado, y ver el contraste con la vida de miseria y pobreza que descubre en su pueblo natal, con multitud 
de personas que apenas tienen para su sustento, tuvo que marcar profundamente al Buñuel más maduro, que 
usó su cine para atacar las diferencias sociales entre clases. Un ejemplo claro es El discreto encanto de la 
burguesía, película en la que Buñuel nos envuelve en una situación ridícula, mordaz y altamente criticable, en 
donde un grupo de seis personas de la alta sociedad con actitudes cuestionables, por alguna u otra extraña 
razón, no pueden disfrutar de una cena. 
El sexo, la sexualidad, el deseo, el placer: el propio Buñuel declara que encontró una cierta similitud y 
relación entre el sexo y la muerte. De hecho, introdujo esa sensación difícil de explicar en su cine, mediante 
imágenes. Por ejemplo, en Un chien andalou, cuando el hombre acaricia los senos desnudos de la mujer y, de 
pronto, se le pone cara de muerto. El propio Buñuel se pregunta si esa asociación no será porque durante su 
infancia y su juventud fue víctima de una feroz opresión sexual. 
La muerte, las navajas: de niño tuvo cerca la visión de las navajas, que servían para afeitar, pero también 
como arma defensiva-ofensiva, que los hombres llevaban metida en la faja. De ahí que la navaja, elemento 
omnipresente en sus películas tengan esa doble función. 
La Iglesia católica: según Carlos Fuentes cree que “Buñuel quería rebelarse contra las estructuras dogmáticas 
de la Iglesia Católica que decían que no hay salvación fuera de la Iglesia”, haciendo a “la Iglesia intermediaria 
de toda gracia”. Según Fuentes, “quería llegar a una especie de protestantismo surrealista, en el que la gracia 
era directamente asequible, como en Nazarín, o por ejemplo Viridiana”. También encontramos ironía hacia los 
dogmas católicos en Tristana cuando Don Lope dice que “Jesucristo fue el primer socialista”, pero “los 
verdaderos sacerdotes somos los que defendemos al inocente, los enemigos de la injusticia, de la hipocresía y 
del vil metal”. 
Paranoias, inseguridades, frustraciones: son los desórdenes de personalidad comunes a todos los 
personajes de las películas de Buñuel. Como él mismo afirmaba: “No eres libre como imaginas. Tu libertad no 
es más que un fantasma que va por el mundo con un manto de niebla. Cuando tratas de asirla se te escapa sin 
dejarte más que un rastro de humedad en los dedos”. 
Los animales: en su cine aparecen todo tipo de animales, que han sido objeto de variadas interpretaciones 
por parte de los estudiosos del su cine. Destacamos, de entre el zoológico buñueliano, los siguientes:  
 Los insectos: durante los veraneos en el pueblo natal, Calanda, descubrió los insectos, por los que 
tendrá, desde su más tierna infancia, una mezcla de fascinación y repugnancia: las hormigas, los 
saltamontes, las libélulas, las polillas (en Un perro andaluz); el escarabajo (en La edad de oro); las abejas 
(en Las Hurdes)… 
 Las gallinas que son, indudablemente, las reinas de este bestiario. El propio Buñuel afirmó que: “Los 
gallos o las gallinas forman parte de las muchas “visiones” que tengo, a veces compulsivas. Es 
inexplicable, pero el gallo o la gallina son para mí seres de pesadilla.” Las gallinas y los gallos tienen una 
importante participación en películas como Los olvidados, Susana (Carne y demonio) y El bruto. 
 Otros animales que han participado en sus películas como “actores y actrices” son: los burros muertos 
(Un perro andaluz), los alacranes y la vaca (La edad de oro), la tortuga (Cela s’appele l’aurore), el avestruz 
(El fantasma de la libertad… 
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CONCLUSIÓN 
Eric Hobsbawm afirmó que "El Surrealismo significó una aportación real al repertorio de estilos artísticos 
vanguardistas. De su novedad daba fe su capacidad de escandalizar, producir incomprensión o, lo que sería lo 
mismo, provocar, en ocasiones, una carcajada desconcertada, incluso entre la generación de vanguardistas 
anteriores. A diferencia de la mayoría de los vanguardismos occidentales anteriores, ha hecho importantes 
aportaciones al arte por excelencia del siglo XX: el arte de la cámara. El cine está en deuda con el Surrealismo 
en la persona de Luis Buñuel". 
Las películas capaces de encuadrarse dentro de los principios del Surrealismo, según los propios integrantes 
del movimiento, no serían más que las dos primeras obras de Buñuel. Sin embargo, la huella del surrealismo en 
el resto de sus películas, así como en las de otros autores es incuestionable. De hecho, Buñuel marcará las 
obras de autores a un lado y al otro del Atlántico. La primera película personal que realiza Buñuel en México, 
Los olvidados, se convierte en 1950 en un punto de referencia imprescindible para el Nuevo Cine 
Latinoamericano que empieza a configurarse en varios países sudamericanos desde mediados de esa década y 
que se prolonga a lo largo de los años sesenta. Su impronta aparece en América Latina de forma muy clara en 
tantos y tan dispares realizadores, de varias nacionalidades y generaciones, como: Luis Alcoriza, Alberto Isaac, 
Arturo Ripstein, Felipe Cazals, Jaime Humberto Hermosillo, Paul Leduc, Glauber Rocha, Nelson Pereira Dos 
Santos, Tomás Gutiérrez Alea, Fernando Birri, Miguel Littin, Silvio Caiozzi, Román Chalbaud, Eliseo Subiela, Juan 
Carlos Tabío, Carlos Carrera, Beto Gómez, Dana Rotberg, Nicolás Acuña, Víctor Gaviria y Arturo Sotto entre 
otros. 
Sin embargo, como asegura Francisco J. Millán, que influenciara el cine norteamericano, excepto a Alfred 
Hitchcock. 
Pero la huella de Buñuel sigue estando presente en el trabajo de muchos cineastas tan actuales como Pedro 
Almodóvar, como se observa en su película Carne trémula (1997) en la que rinde un pequeño homenaje a la 
buñueliana Ensayo de un crimen, al establecer un paralelo entre Archibaldo -el criminal frustrado, de esta- y 
Víctor -el enamorado frustrado de aquella. ● 
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